
Zorn  und  Geiz,  Hochmut  und
Wollust: Bei den Tagen Alter
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im  Zeichen  der  sieben
Todsünden
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43.  Tage  Alter  Musik  in
Herne:  der  Dirigent  und
Stradella-Experte  Andrea  De
Carlo. Foto: WDR/Thomas Kost

Die  Sünde  war  in  der  Geistes-  und  Glaubensgeschichte  der
christlichen Welt stets ein Thema, auch als ihr Begriff –
nicht erst im Zuge der Aufklärung – präzisiert wurde und sich
der Blick bisweilen auf den sexuellen Bereich verengt hat.
Heute  ist  von  „Sünde“  in  einer  weitgehend  säkularisierten
Gesellschaft eher anekdotisch die Rede: Das Bewusstsein, der
Mensch müsse sich vor einer höheren Macht verantworten, ist
geschwunden; die Reichweite von Verantwortung ist angesichts
ernsthafter humanwissenschaftlicher Erkenntnisse, aber auch in
einem  neuen,  sich  naturwissenschaftlich  avanciert  gebenden
Determinismus nicht mehr so eindeutig bestimmbar wie einst.

Dennoch  bleibt  es  sinnvoll,  sich  mit  der  Sünde  zu
beschäftigen, selbst wenn man nicht an einen gerechten und
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ausgleichenden oder gar strafenden und rächenden Gott glaubt:
Denn Sünde ist keine magisch-mythische Verfehlung gegen etwas
Numinoses, das der aufgeklärte Mensch aufs Abstellgleis der
Geistesentwicklung schieben könnte. Zumindest im christlichen
Sinn sind „Sünden“ der Vernunft und ihrem Urteil zugänglich,
haben also eine Bedeutung, die mit dem Menschen selbst und
seinen Bezügen zur Gesellschaft und seiner Umwelt zu tun hat.

Der Versuch, grundlegende Bedrohungen zu analysieren und zu
benennen, hat im Falle der „Todsünden“ zu Begriffen geführt,
die im Christentum nicht allein eine prinzipielle Störung im
Verhältnis des Menschen zu Gott bestimmen. Sie betreffen auch
die  Entwicklung  des  einzelnen  Menschen,  gehen  aber  über
individuelles Verhalten hinaus und entfalten ihre verderbliche
Wirkung in zwischenmenschlichen Bezügen und dem Gefüge der
Gesellschaft. Stets gehen dabei Augenmaß und Balance verloren,
stets dominiert ein bestimmender Impuls: Bei der Habgier etwa
ufert die vernünftige materielle Daseinsvorsorge aus zu einem
Besitzstreben, das alles andere aus dem Blick verliert. Und
der Unterschied zwischen einem gesunden Selbstbewusstsein und
einer  alles  niederwalzenden  Egozentrik  lässt  den
altertümlichen Begriff des „Hochmuts“ oder der „Hoffart“ in
bestürzend aktuellem Licht erscheinen.

Die Todsünden im Spiegel der Musik

Den „Tagen Alter Musik“ in Herne ging es an vier Tagen darum,
„herauszufinden, wie sich das, was der kirchliche Todsünden-
Kanon  im  Sinn  hatte,  in  der  Musik  vergangener  Zeiten
widerspiegelt“, so Richard Lorber, der Künstlerische Leiter
des von der Stadt Herne und dem WDR veranstalteten Festivals.
In  neun  Konzerten  und  zwei  konzertanten  Opern  richteten
renommierte Solisten und Ensembles den musikalischen Blick in
die  Abgründe  der  menschlichen  Seele,  auf  das  Misslingen
menschlicher  Beziehungen,  aber  auch  auf  das  vergiftete
Verhältnis zu Gott.

Dem „Zorn“ war das Eröffnungskonzert in der Kreuzkirche in



Herne gewidmet: Die acht Sängerinnen und Sänger des „Ensembles
Polyharmonique“  und  das  2012  in  Katowice  gegründete  [OH!]
Orkiestra Historyczna krönten die zwei Teile des Konzerts mit
je  einer  „Dies  Irae“-Vertonung  des  Venezianers  Giovanni
Legrenzi  und  des  vor  bald  400  Jahren  geborenen,  aus  dem
Vogtland stammenden Wahl-Venezianer Johann Rosenmüller. Wie in
den dargebotenen Psalm-Vertonungen geht es um den Zorn Gottes,
der am Tag des Jüngsten Gerichts hereinbricht.

Direkter auf menschliches Fehlverhalten und seine destruktiven
Folgen verweisen die mittelalterlichen Texte aus den „Carmina
Burana“ und den „Augsburger Cantiones“: Die Ensemble „Candens
Lilium“ und „Les Haulz et les Bas“ haben sich unter Leitung
von  Norbert  Rodenkirchen  intensiv  mit  den  beiden  im  13.
Jahrhundert entstandenen Quellen befasst, mit großer Sorgfalt
Melodien rekonstruiert und vor allem Texte ausgewählt, die
gegen den Geiz des Klerus und die Korruption der Mächtigen
aufbegehren.

Glanzvolle Musik für einen brutalen Egomanen

Das  Vocalconsort  Berlin
unter  James  Wood  in  der
Kreuzkirche  Herne.  Foto:
WDR/Thomas  Kost

Für  den  „Hochmut“  steht  im  Programm  der  englische  König
Heinrich VIII., der sich von Rom lossagte und im Lauf seiner
Regentschaft  vom  allseits  geliebten,  universal  gebildeten
jungen Mann zu einem „brutalen Egomanen“ entwickelt hat. Aus



einer  Handschrift,  die  1516  für  Heinrichs  erste  Ehefrau,
Katharina von Aragon, als Geschenk erstellt wurde, sang das
Vocalconsort  Berlin  geistliche  Kompositionen,  beginnend  mit
dem „Magnificat regale“, einem frühen Werk von Robert Fayrfax,
dem  zur  Zeit  Heinrichs  VIII.  prominentesten  Mitglied  der
Chapel Royal. Dieses Werk – das Gegenbild des Hochmuts – ist
geprägt vom Wechsel gregorianisch schlicht vertonter Verse mit
blühend  mehrstimmigen  Abschnitten.  Der  Dirigent  James  Wood
sorgte  mit  Positionswechseln  der  Sänger  für  eine  jeweils
angemessene, optimale akustische Balance. Nur Notbehelf kann
der Einsatz von Frauen- statt Knabenstimmen sein: Wenn sie die
Höhe nur mit Kraft und entsprechend laut erreichen, gefährden
sie die Ausgewogenheit des Klangs.

In  wechselnden  Besetzungen  –  mit  und  ohne  die  beiden
Frauenstimmen – erklangen Motetten von John Taverner, Richard
Sampson und Philippe Verdelot. Die untadelige Intonation des
Ensembles  präsentiert  die  süßen  Harmonien,  aber  auch  die
Reibungen der Durchgänge und die kühn dissonanten Akkorde etwa
in der Sampson zugeschriebenen Motette „Salve Radix“ strahlend
rein. Der diskrete Wechsel der führenden Stimmen belebt eine
Komposition wie „Quam pulcra es“, für die Sampson, damals
Dekan der Chapel Royal, einen bekannten Abschnitt aus dem
Hohelied der Liebe als Grundlage wählte. Die abschließende
Motette „See Lord and behold“ verbindet die üppige Harmonik
von Thomas Tallis mit einem Text der letzten Gattin Heinrichs,
Catherine Parr – eine Entdeckung, die erst vor einem Jahr
gelungen ist.

Der Wollust gehört die Oper

Welche Sünde ließe sich in der Oper besser beschreiben als die
„Wollust“, wo es doch stets um Liebe und Beziehungen geht? Die
„Tage Alter Musik“ in Herne haben gleich zwei konzertante
Produktionen gezeigt. Antonio Vivaldis 1734 im venezianischen
Karneval  uraufgeführte  „L’Olimpiade“  präsentierte  das
Barockorchester La Cetra aus Basel mit Andrea Marcon am Pult
und dem Countertenor Carlos Mena als zügellosem Licida, der



bei den Olympischen Spielen seinen sportlichen Freund unter
seinem Namen in den Wettkampf schickt und damit unabsehbare
Verwicklungen  hervorruft.  Tempelfrevel  und  ein  Attentat,
inzestuöse Liebe und verdeckte Homoerotik: Pietro Metastasio
hat das elegante Libretto mit den krudesten Verbrechen gefüllt
– und Vivaldi schreibt dazu eine Musik, die empfindsam und
sensibel die seelischen Qualen der Figuren ausdeutet.

Die bedeutendere Entdeckung jedoch war eine bis dato völlig
unbekannte  Oper,  die  erst  vor  kurzem  nach  akribischer
Forschungsarbeit in der Biblioteca Vaticana wiederentdeckt und
Alessandro  Stradella  zugeschrieben  werden  konnte:  „Amare  e
fingere“ – also „Lieben und Heucheln“ ist der Titel der 1676
in Siena uraufgeführten und seither vergessenen Oper.

Vier Menschen königlichen Geblüts treffen „in den ländlichen
Gefilden Arabiens“ aufeinander. Eine Königin und zwei Prinzen
leben  inkognito  als  Hirten  in  diesem  exotischen  Arkadien.
Unerkannt  liebt  der  Bruder  die  Schwester  und  wird  so
unwissentlich  zum  Konkurrenten  seines  eigenen  Freundes.
Gegenseitig heuchelt man sich Liebe oder Ablehnung, verbirgt
echte  Gefühle,  unterdrückt  mühevoll  Leidenschaft.
Vermeintliche Standesunterschiede quälen die Liebenden noch,
als  sie  sich  endlich  ihre  Zuneigung  eingestanden  haben.
Gewalt,  Streit,  Entführung,  ein  altes  Orakel,  rätselhafte
Medaillons und Briefe: Die Intrige schürzt sich, bis sich die
heillose Verwirrung auflöst und die richtigen Paare zueinander
finden. Die Moral der Geschicht‘ heißt: „Nichts versteht von
der Liebe, wer nicht zu heucheln weiß“.

Innovative Musik eines exzentrischen Komponisten

Stradella selbst hätte es wohl nicht besser sagen können: Der
1639 in Nepi nördlich von Rom geborene Komponist war beruflich
wie biografisch ein exzentrischer Typ. Jacques Bonnet hat 1715
die  wundersame  Geschichte  des  ausschweifenden  Musikers
erzählt, der mit der Geliebten eines venezianischen Patriziers
durchbrennt. Der gehörnte Liebhaber lässt ihn von gedungenen



Mördern durch Italien hetzen, die ihn schließlich beim dritten
Anschlag  töten  können.  Bekannt  wurde  die  Geschichte  nicht
zuletzt  durch  die  romantische  opéra  comique  „Alessandro
Stradella“ Friedrich von Flotows von 1844, der auch das Motiv
der zauberhaften Musik Stradellas aufgreift: Ihre sinnliche
Macht rührt selbst die Häscher, so dass sie beim ersten Mal
nicht in der Lage sind, ihr Opfer zu meucheln.

Tatsächlich  ist  über  das  offenbar  turbulente,  von
Liebesaffären  und  Spielschulden  durchwebte  Leben  Stradellas
kaum etwas bekannt – außer, dass er 1682 in Genua an den
Folgen einer gewaltsamen Attacke auf der Straße starb. Aber er
hat unvergleichliche Musik hinterlassen: Opern und Oratorien
für  die  römische  Aristokratie,  Symphonien  und  Serenaden.
Andrea De Carlo, der gemeinsam mit Arnaldo Morelli „Amare e
fingere“ gefunden und identifiziert hat, verglich ihn einmal
mit Caravaggio: So wild, so grell, so revolutionär und so
spirituell wie der römische Maler soll auch Stradella gewesen
sein.

Das  Ensemble  Mare  Nostrum
und  die  Solisten  der
modernen  Erstaufführung  von
„Amare  e  fingere“  von
Alessandro  Stradella  in
Herne. Foto: WDR/Thomas Kost

Zumindest die Spiritualität und das Revolutionäre sind bei der
Aufführung im Kulturzentrum der Ruhrgebietsstadt deutlich zu
vernehmen. De Carlo dirigiert sein 2005 gegründetes Ensemble



„Mare  nostrum“  und  verpasst  den  hinterlassenen  Noten
Stradellas  eine  streicherbetonte  Instrumentierung  plus
Cembalo, Theorbe, Arciliuto (Erzlaute), Harfe und, wohl nicht
so ganz historisch, aber klanglich passend, Orgel.

De Carlo, Gründer eines Stradella-Festivals in Nepi – seit
2017  in  Viterbo  –  hat  sich  den  Ruf  eines  Spezialisten
erworben: Er hat dort die Oper „Doriclea“ aufgeführt und eine
Reihe von Aufnahmen eingespielt. Sein Orchester entspricht den
Formationen,  wie  sie  von  zeitgenössischen  Stradella-
Aufführungen überliefert sind; dass man hin und wieder den
Bläserklang vermisst, ist wohl modernen Ohren geschuldet. Die
Musiker des Ensembles jedenfalls agieren mit fein abgestuften
Nuancen  und  einer  variablen  Balance,  die  vielfältige
Charakterisierungen  zulässt.

Feurige Kraft der Kontraste

Das verhindert nicht, dass die Fülle der Rezitative trotz
aller sängerischen Finesse vor allem im ersten Teil ermüdet –
so tief und differenziert manche von ihnen gestaltet sind.
Aber auf der anderen Seite hört man, wie frei Stradella mit
Harmonien umgeht, wie packend emotional er die Gesangslinien
führt. Die Arien wirken ungewöhnlich, weil sie einen modernen
Begriff  von  Emotionalität  vermitteln.  In  der  Tat:  Diese
Subjektivität hat etwas von der feurigen Kraft der Kontraste,
wie sie auch Caravaggios Gemälde auszeichnen.

Stradella  überrumpelt  den  Zuhörer  geradezu  und  wirft  ihn
mitten hinein ins Geschehen: Ohne Ouvertüre beginnt die Oper
mit einem erregten Wortwechsel zwischen Fileno und seiner von
ihm begehrten Clori, die seine unerkannte Schwester ist. Mauro
Borgioni  zeigt  hier  wie  in  seiner  folgenden  Arie  und  dem
ausgedehnten  Rezitativ,  dass  er  stilistisch  souverän  einen
klaren Bariton einsetzen kann, der aber wenig italienischen
Schmelz mitbringt und in der Höhe anfangs leicht unsicher
wirkt.  Clori  muss  einen  weiten  Ambitus  von  Emotionen
durchschreiten, von Sehnsucht und glühendem Glück bis hin zu



impulsivem Ärger, edlem Schmerz und tiefer Resignation. Paola
Valentina  Molinari  gefällt  mit  einem  schlanken,  sicher
geführten Sopran, aber die Töne sind nicht immer klanglich
gefüllt  und  technische  Raffinessen  wie  die  messa  di  voce
geraten zu zaghaft und flach.

Luca Cervoni als Rosalbo setzt einen klaren, gut fokussierten
Tenor ein und hat mit seinen Arien und einem Duett in der
zweiten  Szene  des  ersten  Aktes  großartige  Möglichkeiten,
Ausdruck  und  kunstvollen  Gesang  zu  zeigen.  Josè  Maria  lo
Monaco legt als Celía Farbe und Leidenschaft in ihren Mezzo,
wenn die getarnte Königin Arabiens bekundet, dass ihr Herz
„Freiheit“  singe:  „Libertá,  libertá  canta’l  mio  core  …“.
Chiara Brunello füllt mit feurigem Alt als Darstellerin in der
zweiten Reihe die wichtige Rolle des Silvano aus; als Erinda
darf sich Silvia Frigato in einigen frechen Kommentaren, zwei
originellen Arien und einem wundervollen Rezitativ am Ende der
Oper als schlagfertige Gestalterin erweisen.

Die Konzerte bei den „Tagen Alter Musik“ wurden aufgezeichnet
und werden teilweise noch auf WDR 3 ausgestrahlt: am 22. und
29. November, 6. und 13. Dezember, jeweils um 20.04 Uhr. Info:
www1.wdr.de/radio/wdr3/musik/tagealtermusikherne/tage-alter-
musik-herne-174.html

Zorn,  Hochmut,  Wollust  und
mehr:  Die  sieben  Todsünden
stehen  im  Mittelpunkt  der
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„Tage Alter Musik“ in Herne
geschrieben von Werner Häußner | 19. November 2018

Das  Ensemble  Mare  Nostrum  kommt  mit  einer  bisher
unbekannten Oper von Alessandro Stradella nach Herne.
(Foto: © Antonio Scordo)

Herne  ist  unter  den  Ruhrgebietsstädten  nicht  gerade  als
ausgeprägte Kulturmetropole bekannt. Einmal im Jahr rückt die
Stadt  mit  ihren  156.000  Einwohnern  aber  ins  überregionale
Interesse, wenn mit kräftiger Unterstützung von WDR 3 die
„Tage Alter Musik“ veranstaltet werden. In diesem Jahr widmen
sich die Konzerte und Opern dem Thema der Todsünden in der
Musik vom Mittelalter bis ins 19. Jahrhundert.

Mit den Sünden ist das so eine Sache: Moraltheologisch sind
sie  genau  definiert;  doch  in  Alltagssprache  und
gesellschaftlichem Umgang verschwimmt der Begriff. Sünden und
ihre  Vermeidung  waren  in  der  Geschichte  des  Christentums
häufig ein die Menschen bedrängendes Thema.
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Die Sorge um das ewige Heil trieb die Gläubigen immer wieder
an zu heute absonderlich anmutenden Praktiken der Buße, der
Läuterung und der Bestrafung. Das Höllenfeuer als Mittel der
Drohung und der Disziplinierung verlor im Zuge der Aufklärung
seine seelensengende Hitze. Eine moderne Theologie kommt ohne
dieses Druckmittel aus – zum Leidwesen mancher konservativer
Kreise,  die  sich  die  Botschaft  von  der  ewigen  Verdammnis
wieder präsenter in der kirchlichen Lehre wünschten.

Der „Zorn“ eröffnet das Festival

Völlerei  oder
Depression?
Gioachino  Rossini
wird  gerne  als
unersättlicher
Gourmet
dargestellt.
Stefan  Irmer
(Foto:  ©  WDR)
präsentiert am 11.
November,  11  Uhr,
ein  pianistisches
Menü  aus  den
»Péchés  de



vieillesse«  von
Rossini,  dessen
150.  Todestag  am
13.  November
begangen  wird.

Die „Tage Alter Musik“ in Herne arbeiten von Donnerstag, 8.
bis Sonntag, 11. November den klassischen Siebener-Katalog ab:
Zorn,  Hochmut,  Wollust,  Neid,  Völlerei,  Trägheit  und  Geiz
werden in elf Veranstaltungen musikalisch thematisiert. Nur
schade,  dass  die  hochkarätigen  Konzerte  nicht  durch  eine
Veranstaltung ergänzt werden, bei der das Thema der „Sünde“
auch geistesgeschichtlich und theologisch aufgearbeitet wird.
Denn was die Todsünden konkret sind, die den Menschen von Gott
und  seiner  Liebe  trennen,  ist  so  einfach  heute  nicht  zu
beantworten.  Der  Begriff  bedürfte  der  inhaltlichen
Konkretisierung, statt in assoziativem Ungefähr lediglich als
Stichwort oder Überschrift zu dienen.

Eröffnet wird das Festival am Donnerstag, 8. November, um 20
Uhr in der Kreuzkirche in Herne. Zum Thema „Zorn“ präsentieren
das  Vokal-Ensemble  Polyharmonique  und  das  [OH!]  Orkiestra
Historyczna  Geistliche  Musik  des  17.  Jahrhunderts  von
Francesco  Cavalli  bis  Johann  Rosenmüller.

Die „Wollust“ als Thema von zwei Opern

Ein  Höhepunkt  im  Festivalprogramm  ist  die  moderne
Erstaufführung der 1676 in Siena uraufgeführten Oper „Amare e
fingere“ („Lieben und Heucheln“) von Alessandro Stradella am
Freitag, 9. November, 19 Uhr im Kulturzentrum Herne. Unter
Andrea del Carlo widmen sich das Ensemble „Mare nostrum“ und
sechs Solisten dem lange verschollenen Werk, das erst vor
kurzem in der Bibliotheca Vaticana wiedergefunden wurde. Es
widmet sich der Begierde und ihrer Beherrschung und spielt in
seinem Titel auf die ehrenhafte Form der Heuchelei an, die vor
der erdrückenden Stärke der Mächtige schützt.



Der Dirigent Andrea
Marcon.  (Foto:  ©
Marco  Borggreve)

Der  Komponist  selbst  ist  eine  der  farbigsten  Figuren  der
Musikgeschichte. Er wurde wohl wegen einer Liebesaffäre mit
der jungen Geliebten eines venezianischen Patriziers in Genua
ermordet. Kein Wunder, dass die Aufführung unter dem Motto
„Wollust“ firmiert. Stradella – der sogar Titelfigur einer
romantischen Oper von Friedrich von Flotow wurde – schrieb
eine  Musik,  die  sich  durch  eine  weit  in  die  Zukunft
vorausweisende  emotionale  Impulsivität  auszeichnet.

Die zweite Oper – ebenfalls mit der „Wollust“ als Thema –
schließt am Sonntag, 11. November, 19 Uhr im Kulturzentrum die
„Tage Alter Musik“ ab. Das renommierte Barockorchester „La
Cetra“ aus Basel unter Andrea Marcon und sechs Solisten führen
Antonio Vivaldis „L‘ Olimpiade“ auf. Geschrieben für eines der
acht  venezianischen  Opernhäuser  und  im  Karneval  1734
uraufgeführt,  schildert  das  Libretto  des  wohl  berühmtesten
Operndichters  des  18.  Jahrhunderts,  Metastasio,  eine
turbulente  Mischung  aus  Betrug,  Blasphemie,  Mord  und
Selbstmord,  Homoerotik  und  inzestuöser  Liebe.  „Feinste
musikalische Wollust“, die auch heutige Ohren zu entzücken
weiß.



_______________________________________

Über  die  Veranstaltungen  informiert  die  Webseite
https://www1.wdr.de/radio/wdr3/musik/tagealtermusikherne/index
.html.

Tickets für die Konzerte gibt es bei der ProTicket-Hotline,
Tel.: (0231) 917 22 90, www.proticket.de.

Das Kulturradio WDR 3 sendet die Konzerte am Freitag, Samstag
und Sonntag (9., 10. und 11. November) jeweils um 20 Uhr sowie
am Sonntag, 11. November um 16 Uhr live. Parallel zum Festival
Herne veranstaltet die Stadt vom 9. bis 11. November eine
internationale Musikinstrumenten-Messe mit Tasteninstrumenten
der Alten Musik sowie ein Werkstattkonzert am 10. November.

Die Sendetermine und weitere Informationen gibt es im Internet
unter www.tage-alter-musik.de und am WDR-Hörertelefon unter
(0221) 56 789 333.

 

Was  aus  dem  Arabischen
Frühling wurde – „Zawaya“ aus
Kairo bei den Ruhrfestspielen
geschrieben von Rolf Pfeiffer | 19. November 2018
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Der Stuhl des Sprechers ist
noch  leer.  (Foto:  Tamer
Eissa/Ruhrfestspiele)

Richtig, die Ruhrfestspiele haben ja ein Motto! „Mare nostrum“
lautet es, lateinisch für „unser Meer“, und den Aktualitäten
Tribut  zollend  noch  mit  einem  Fragezeichen  versehen.  Die
meisten Produktionen allerdings, die während des Festivals zur
Vorführung gelangen, haben keinen Bezug zu den Ereignissen an
eben jenem Meer, die man vor wenigen Jahren euphorisch als
Arabischen Frühling bezeichnete und die vielerorts zu Krieg
und Chaos führten. Natürlich handeln sie von Konflikten, auch
von blutigen, doch sind sie auf die eine oder andere Weise
mediterran,  was  dem  Unterhaltungswert  der  Ruhrfestspiele
sicherlich guttut.

Berichte „von der Straße“

Ein Stück wie „Zawaya. Zeugnisse der Revolution“ nun, das am
Wochenende im Kleinen Haus gezeigt wurde, ist illusionslos
aktuell und wirkt hier deshalb fast ein wenig fremd. Die knapp
anderthalbstündige Produktion der Compagnie El Warsha Kairo
läßt Zeugen und Teilnehmer der Arabellion zu Wort kommen, die
von ihren schlimmen Erlebnissen berichten, von Gewalt, Tod und
Leichen. Gesucht wird nichts Geringeres als die Wahrheit. Das
Arbeitsprinzip der Gruppe, so ist zu lesen, besteht darin,
sich authentische Originaltöne „auf der Straße“ zu holen und
sie  zu  Texten  zu  formen,  die  von  Schauspielerinnen  und
Schauspielern gesprochen werden.
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Gewaltbereiter Fußballfan

Mit dieser Vorgabe formte sich auf der Bühne ein originelles
Personal.  Neben  der  Mutter  eines  getöteten  Sohnes,  deren
Teilnahme  nicht  verwundert,  treten  berichtend  auch  ein
gewaltbereiter Fußball-Ultra und ein Spitzel des Regimes auf.
Alle fünf (ein Offizier und eine Krankenschwester sind noch zu
nennen) berichten sie von ihren traumatisierenden Erlebnissen,
die  damals  auf  dem  Tahrir-Platz  ihren  Ausgang
nahmen. Nacheinander treten sie auf, zwischen ihren Monologen
singt der Musiker Yasser El Magrabi Lieder, die das Vaterland
preisen und die Umstände beklagen. Wir entnehmen dies der
Videoübertextung,  denn  alles  an  diesem  Abend  läuft  in
arabischer Sprache. Und wahrscheinlich wäre ein Vortrag in
Deutsch besser gewesen.

Nichts geht ohne Übertitelung

Der Verständnis-Umweg über das Textelesen nämlich schafft eine
erhebliche Distanz zum Bühnengeschehen, zumal dort außer Reden
reinweg  gar  nichts  geschieht,  was  man  ohne  Sprachkenntnis
verstehen könnte. Alle sitzen brav auf ihren Stühlen, bis sie
an die Reihe kommen. Und dann sitzen sie auf dem Erzählerstuhl
vorn  an  der  Rampe.  So  registrieren  wir  natürlich
Aufgewühltheit, Erschütterung und Trauer der Darsteller, doch
erreicht  das  alles  kaum  die  Intensität  alltäglicher
Tagesthemen-Features aus den betroffenen Ländern. Des öfteren
schaut man auf die Uhr.

Oral History

Wir  sind,  kleiner  Gedanke  am  Rande,  im  Strom  der  niemals
endenden Horrornachrichten abgestumpft, uns bringt so schnell
nichts aus der Fassung. Deshalb mag der Ansatz des Regisseurs
Hassan El Geretly als Oral-History-Projekt funktionieren, für
ein Theaterstück ist er jedoch arg mager. Doch möge sich das
Publikum  auf  weitere  „migrantische“  Stoffe  freuen,  die  in
diesem  Jahr  vorwiegend  im  Kleinen  Haus  behandelt  werden.



Nächste Premiere ist hier als Koproduktion von Ruhrfestspielen
und  Schauspiel  Frankfurt  eine  „Odyssee“  (Regie:  Therese
Willstedt),  in  der  selbstverständlich  auch  wieder
Flüchtlingsströme  strömen  werden.

„Die europäische Wildnis, eine Odyssee“, 11., 12., 13.
Mai, 20 Uhr.
www.ruhrfestspiele.de

Übrigens:

Die  Kunstausstellung  ist
traditionsreicher  Bestandteil  der
Ruhrfestspiele.  In  der  Kunsthalle
Recklinghausen  zeigt  jetzt  Fabrizio
Plessi Arbeiten unter dem Titel „Feuer
und  Wasser“.  Plessi  stellte  1970
erstmals bei der Biennale von Venedig
und 1987 auf der Documenta 8 aus. Mitte
der  70er  Jahre  entstanden  erste
raumgreifende  Video-Installationen,  in
denen  er  Monitore  in  skulpturale
Bildträger  verwandelte.  –  Kunsthalle
Recklinghausen,  Große  Perdekamp-Str.
25-27. Di bis So 11-18 Uhr Eintritt:
5,00  €  /  2,50  €  (ermäßigt).  (Foto:
Ruhrfestspiele)

http://www.ruhrfestspiele.de
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Von  leichter  Kost  bis  zur
Flüchtlingsnot – das Pogramm
der Ruhrfestspiele 2016
geschrieben von Rolf Pfeiffer | 19. November 2018
Das  letzte  maritime  Motto  der  Ruhrfestspiele  lautete  2014
„Inselreiche: Land in Sicht – Entdeckungen“ und bot, wenn ich
mich recht erinnere, vor allem gute Gelegenheiten, das eine
oder andere Shakespeare-Stück auf die Festspielhausbühne zu
stellen. Nun, nach dem französischen „Tête-à-tête“-Intermezzo
2015, ist wieder ein Meer das Thema, das Mittelmeer, das „Mare
Nostrum“.

(Auch)  wir  im  kalten  Deutschland  dürfen  es  „unser  Meer“
nennen, weil (unsere) abendländische Kultur ebenso wie die
monotheistische  Religionen  dort,  im  Mittelmeerraum,
entstanden. Das soll nicht vergessen werden, auch nicht in
Zeiten, in denen dieses Meer zum Symbol für massenhafte Flucht
und für massenhaftes Sterben auf dieser Flucht geworden ist.

Burgtheater macht den Anfang

Wie  bei  den  Ruhrfestspielen  der  Vergangenheit  ist  die
Betitelung recht unverbindlich, und sicherlich hätte auch ein
anderes  Banner  gehißt  werden  können,  schaut  man  auf  die
Auswahl der Stücke. Die ersten Produktionen im Großen Haus
verbindet  mit  dem  Mittelmeer  kaum  mehr  als  der  Ort  des
Entstehens beziehungsweise der Ort des Handelns.

Den Anfang macht die 1747 erschienene und überaus süffige
Komödie „Der Diener zweier Herren“ von Carlo Goldoni, eine
Koproduktion mit dem Wiener Burgtheater mit Peter Simonischek
in der Titelrolle, Spielort ist Venedig.

Es folgt, als Regiearbeit des Hausherrn Frank Hoffmann, „Das
Leben ein Traum. Caldéron“. Die Inszenierung des Luxemburger
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Nationaltheaters und des Schauspiels Hannover steht sozusagen
auf zwei Füßen, verwendet die Originalvorlage Pedro Calderón
de la Barcas ebenso wie Pier Paolo Pasolinis Filmadaption, die
Calderóns  bedrohlichen  Königssohn  durch  eine  Protagonistin
ersetzt, in deren Schicksal der vermeintlichen Befreiung sich
die gesellschaftliche Benachteiligung von Frauen spiegelt. Das
verspricht im beste Sinne interessant zu werden und ist zudem
mit Dominique Horwitz, Jacqueline Macaulay, Hannelore Elsner,
Wolfram Koch und anderen hervorragend besetzt.

Der experimentierfreudige Romeo Castellucci

Nach so viel Theaterwucht ist für Mitte des Monats, den 16.
und 17. Mai, im großen Haus ein wenig tänzerische Leichtigkeit
sicherlich hoch willkommen. Romeo und Julia, deren berühmter
Balkon bekanntlich in Verona hängt, kommen aus Biarritz nach
Recklinghausen und tanzen zur Musik von Hector Berlioz eine
Choreographie von Thierry Malandain, denn man hier aus dem
letzten Jahr noch in guter Erinnerung hat.

Doch dann naht Romeo Castellucci mit einer „Orestie“ – in der
Bearbeitung von Romeo Castellucci und in der Regie von Romeo
Castellucci. „Castelluccis Inszenierung arbeitet mit Bildern,
die wie ein Schock wirken“, verkündet das Programmheft.

Bei der vorletzten Ruhrtriennale, noch unter der Ägide von
Heiner Goebbels, der eine oder andere wird sich erinnern, gab
es  schon  einmal  eine  Begegnung  mit  Romeo  Castellucci.  Da
brachte er Igor Strawinskys Ballett „Le sacre du printemps“
ohne  menschliche  Mitwirkung  mit  einer  Maschinerie  zur
Aufführung,  die  rhythmisch  Knochenmehl  von  der  Decke
herabrieseln ließ. Das Knochenmehl stammte aus industrieller
Produktion und von geschlachteten Tieren, sollte in dieser
szenischen  Installation  aber  auch  Zusammenhänge  insinuieren
zwischen Tieropfer und Fleischverzehr und Schuld und was nicht
sonst noch allem. Wenigstens war das Publikum durch eine Folie
vor  dem  Bühnenstaub  geschützt.  Diesmal  gibt  es,  wird
verheißen,  lebende  Tiere  auf  der  Bühne.  Was  ist  davon  zu



halten, wenn im Programmheft „Empfohlen ab 16 Jahren“ steht?

Asylsuchende aus der Antike

Sodann  betritt  Elfriede  Jelinek  die  Bühne  –  sinngemäß
jedenfalls,  persönlich  gilt  sie  ja  eher  als  scheu.  „Die
Schutzflehenden/Die Schutzbefohlenen“ von Aischylos stehen auf
dem  Programm,  aus  dem  Griechischen  übersetzt  von  Dietrich
Ebener/Elfriede  Jelinek.  Die  Töchter  des  Danaos  sind,  um
Versklavung und Zwangsheirat zu entkommen, über das Mittelmeer
geflohen; Argos gewährt Asyl, Ägypten droht. Der Plot wirkt
aktuell, mal sehen, was das Schauspiel Leipzig daraus gemacht
hat. Immerhin reisen sie mit „46 Leipzigerinnen und Leipzigern
im Chor“ an. Regie führt Enrico Lübbe.

Houellebecq mit Edgar Selge

Von Namedropping halte ich generell nicht viel, aber hier
reizt es einen schon: Michel Houellebecq, Karin Beier, Edgar
Selge, Deutsches Schauspielhaus Hamburg. Bedeutet: Karin Beier
hat  Michel  Houellebecqs  immer  noch  aktuelles  Buch
„Unterwerfung“ in Hamburg zu einem Einpersonenstück mit Edgar
Selge in der Hauptrolle verarbeitet. Der Plot, man erinnere
sich, war der, daß bürgerliche und sozialistische Politiker
nach  erschütternden  Wahlerfolgen  des  populistischen  „Front
national“, um diesen zu verhindern, Islamisten den Weg in die
Regierung ebneten und Frankreich zu einem Land der Scharia
machten.  Durch  den  islamistischen  Mordanschlag  auf  die
Redaktion der Zeitschrift „Charlie Hebdo“ kurz nach Erscheinen
von  Houellebecqs  Buch  erhielt  dieses  eine  gespenstische
Aktualität. Nun also, wie auch immer, Edgar Selge. Ich bin
sehr gespannt!

Es gibt einen „Nathan“ vom Deutschen Theater Berlin, bei dem
Andreas Kriegenburg Regie führt und der, wie Intendant Frank
Hoffmann versichert, durchaus auch humorvoll sein soll. „Rocco
und seine Brüder“ ist eine Bühnenadaption des Visconti-Films
durch das Schauspiel Hannover und paßt thematisch fraglos gut



zum Thema Mittelmeer-Migration. Übrigens spielt Cosma Shiva
Hagen mit.

Symposium zum 70. Geburtstag

„Don Giovanni. Letzte Party“, eine Produktion des Hamburger
Thalia-Theaters, wird angekündigt als „ziemlich stückgetreue,
ziemlich  durchgeknallte  Okkupation  der  Oper  aller  Opern“.
Schauspieler spielen und singen, als Autoren werden Wolfgang
Amadeus Mozart und Lorenzo da Ponte genannt, Antú Romero Nunes
gar sei ein wahrer „Regiewunderknabe“. Alles klar? Jedenfalls
verheißt die Ankündigung Kurzweil.

Mitte Juni, so ist es Brauch, neigt sich das Festival dem Ende
zu. Das ist seit 70 Jahren so und somit Grund genug, ein
Symposium darüber abzuhalten. Am 14. und 15. Juni also feiert
man den Siebzigsten, und Klaus Peymann, der Unermüdliche, hält
einen großen Vortrag.

Cosma  Shiva  Hagen
spielt in „Rocco und
seine  Brüder“  mit.
(Foto:
Ruhrfestspiele)

Aus Berlin kommt die Volksbühne
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Was  haben  wir  noch?  Zweimal  Berliner  Volksbühne  am  Rosa-
Luxemburg-Platz, immerhin, einmal sogar mit einem Stück, bei
dem deren Chef Frank Castorf Regie führt. Castorf, Ältere
werden sich erinnern, war für ein Jahr selbst einmal Intendant
der Ruhrfestspiele, Nachfolger von Hansgünther Heyme, und in
diesem Jahr bescherte er dem Festival mit seinen – nennen wir
sie: unorthodoxen – Ideen einen Einbruch beim Kartenverkauf um
rund ein Viertel. Klar war, daß Castorf und Ruhrfestspiele
nicht zueinander paßten, nach etwas Krisenmanagement übernahm
Frank Hoffmann 2004 das Zepter, und er schwingt es erfolgreich
bis heute.

Wenn  Frank  Castorf  jetzt  trotzdem  mit  „Die  Kabale  der
Scheinheiligkeiten.  Das  Leben  des  Herrn  Molière“  auf
Recklinghausens grünem Hügel gastiert, so hat das Stil und wir
verneigen uns. Das Stück – laut Programmheft nicht „von“,
sondern „nach“ Michail Bulgakow, umfiebert eine Episode, die
es angeblich wirklich gegeben hat: Nachdem Bulgakow Stalin,
dem schrecklichen, allmächtigen, doch auch geliebten Stalin
einen Brand- und Klagebrief geschrieben hatte mit der Bitte,
ihn von Angst und Terror zu erlösen und aus der noch jungen
Sowjetunion ausreisen zu lassen, rief dieser ihn persönlich
an. Und danach nie wieder.

Der Künstler und sein Überleben

Doch  wenigstens  überlebte  Bulgakow,  Verfasser  des
weltberühmten Romans „Der Meister und Margarita“, schrieb, und
die Beinahebegegnung mit Stalin verpflanzte er dramatisch an
den Hof den Sonnenkönigs Ludwig XIV, wo ein Hofdichter Molière
ganz ähnlich zu empfinden scheint wie weiland Bulgakow unter
Stalin. Es geht, man sieht’s, um Künstler, Staat und Zensur
und um das nackte Überleben. Und da Frank Castorf mit seinem
64 Jahren mittlerweile zu den „Altmeistern“ gezählt werden
kann  und  da  er  sich  viele  Jahre  lang  sehr  intensiv  an
Dostojewkij-Stoffen abgearbeitet hat und als Russenversteher
gilt, möchte man nun wissen, was er ganz altmeisterlich aus
der Geschichte macht. Premiere war übrigens letztes Jahr schon



in Berlin.

Das  zweite  Berliner  Volksbühnenstück  ist  eine  „Apokalypse“
nach dem Johannesevangelium in der Regie von Herbert Fritsch.
Grell und slapstickhaft, so Intendant Frank Hoffmann, soll es
hier (auch) zugehen, es spielen Wolfram Koch und Ingo Günther,
und am Ende ist klar, daß die Apokalypse ein treuer Begleiter
und ein zeitloses Phänomen ist.

Zwei aktuelle Stücke zum Thema Migration

So, damit wäre das Programm im Großen Haus durchgearbeitet.
Die weiteren Spielstätten Kleines Theater, Halle König Ludwig
1/2,  Theater  Marl  und  Theaterzelt  in  gleicher  Intensität
durchzuarbeiten, würde den Rahmen dieses Aufsatzes sprengen,
er ist ja jetzt schon viel zu lang. Deshalb nur einige mehr
oder weniger subjektive Hinweise. Zwei Produktion beschäftigen
sich ganz aktuell mit dem Thema Migration, „Zawaya. Zeugnisse
der Revolution“ von der Compagnie El Warsha Kairo und „Am
Rand“ von Sedef Ecer, das Hansgünther Heyme, der alte Kämpe,
im Hamburg als Koproduktion mit den Ruhrfestspielen inszeniert
hat, beide im Kleinen Theater.

Anklagebank?  Symbolhaftes
Bühnenbilddetail  aus
„Zawaya.  Zeugnisse  der
Revolution“.  (Foto:  Tamer
Eissa/Ruhrfestspiele)

In „Zawaya“ läßt Regisseur Hassan El Geretly fünf Personen
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sich an den „arabischen Frühling“ erinnern, an die ägyptische
Revolution:  einen  Kleinkriminellen  und  Spitzel,  einen
Offizier, die Mutter eines toten Rebellen, einen arbeitslosen
Fußballfan und eine Krankenschwester. Was ist die Wahrheit,
was ist die Zukunft? Arbeitsprinzip der Compagnie El Warsha
ist es laut Programmheft, zu den einfachen Menschen auf der
Straße zu gehen, sie reden zu lassen und sie zu authentischen
Chronisten  des  Geschehenen  zu  machen.  Das  Stück  läuft  in
arabischer Sprache mit deutschen Untertiteln.

„Am Rand“, die Geschichte der türkischen Autorin Sedef Ecer,
dreht sich um Menschen aus Afrika, die anderswo das Paradies
suchen und im Vorstadtslum landen, eben am Rand. Paris ist
nicht das Paradies (ein wohlfeiles Wortspiel), sondern die
Banlieue.  Und  statt  Paris  könnte  es  Istanbul,  Kairo  oder
Tripolis sein. Auch wenn man nur gedämpfte Erwartungen an den
Inszenierungsstil Heymes hegt, scheint diese Produktion doch
gut  geeignet  zu  sein,  das  Publikum  jenseits  der  üblichen
Tagesthemen-Stanzen etwas klüger zu machen über das, was junge
Menschen aus Afrika in die Migration treibt.

Der  Chor  ist  in  Aufruhr.
Szene  aus  „Die
Schutzflehenden/die
Schutzbefohlenen“  von
Aischylos,  Dietrich  Ebener
und Elfriede Jelinek. (Foto:
Bettina Stöß/Ruhrfestspiele)
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Der Intendant versteckt sich

In der Halle König Ludwig 1/2 versteckt, so muß man fast
sagen,  Frank  Hoffmann  eine  weitere  eigene  Regiearbeit.  In
Luxemburg brachte er Sergio Blancos Zweipersonendrama „Theben-
Park“  heraus,  die  Reinszenierung  eines  Vatermords  auf  der
Theaterbühne, ein Stück im Stück mithin. Wie erzählt man eine
solche  Geschichte,  wie  verändert  sie  sich,  wenn  man  sie
erzählt? Ödipus, Dostojewski und Siegmund Freud grüßen von der
Empore, wir dürfen auf eine spannende psychologische Studie
hoffen.  Maik  Solbach  und  Nicolai  Despot  spielen,  und  da
Luxemburg nicht Deutschland ist, ist dies jetzt sogar eine
deutsche Erstaufführung.

Winkelmanns neuer Film

Am 12. Mai läuft Adolf Winkelmanns neuer Film „Junges Licht“
in  der  Essener  Lichtburg.  Vorlage  war  Ralf  Rothmanns
Nachkriegskindheitsroman  gleichen  Titels,  es  spielen  unter
anderem  Charly  Hübner,  Lina  Beckmann,  Peter  Lohmeyer  und
Stephan Kampwirt. Und sicherlich wird er Film auch andernorts
zu sehen sein.

Erstmalig  gibt  es  Kooperationen  mit  dem  Gelsenkirchener
Ballett im Revier („Prosperos Insel“ nach Motiven von William
Shakespeare) und dem Dortmunder Theater („Die Simulanten“ von
Philippe Heule) und auch Rimini Protokoll fehlen nicht. In
ihrer Aktion „Truck Tracks Ruhr # 2 Album Recklinghausen“
bitten sie das geneigte Publikum auf die Ladefläche eines
Lastkraftwagens, wo es – sichtgeschützt – zu markanten und
fest  versprochen  so  noch  nie  wahrgenommenen
Besichtigungspunkten des Reviers gefahren wird, die man dann
klangvoll präsentiert. Klingt gut, schaun mer mal.

Bemerkenswert ist, was diesmal fehlt: Es fehlt der glamouröse
Gast (jeglichen Geschlechts) aus dem Filmgeschäft, in einer
glamourösen Produktion. Keine Ute Lemper, keine Heike Makatsch
und  erst  recht  kein  Philip  Seymour  Hoffman  seligen



Angedenkens. Werden wir die internationalen Stars vermissen?
Einst standen sie für die Weltläufigkeit der Ruhrfestspiele,
doch seit Jahren schon wirkten sie etwas verloren in einem
Programm, das doch ganz unübersehbar seinen Schwerpunkt beim
deutschsprachigen Theater setzt. Schlimm wäre es, wen aktuelle
Themen und Diskussionen nicht mehr Eingang in das Programm
fänden. Doch diesen Vorwurf kann man den Ruhrfestspielen 2016
nicht machen.

Glück auf!

Weitere Informationen: www.ruhrfestspiele.de

http://www.ruhrfestspiele.de

